QUIETE IN TENSIONE: 


IL SAN GIOVANNI BATTISTA 
di 
DIONISIO CIMARELLI 


Questa opera di scultura ci si impone per due motivi fondamentali: 
anzitutto la sua perfezione stilistica che ci ricorda la grande arte del 
Quattrocento; poi per la sua straordinaria espressività, dovuta alla 
estrema tensione tra l’interiorità dell’uomo religioso rappresentato, e la 
leggerezza della forma a cui l'artista da ultimo tende. 


Lo scultore contemporaneo ci insegna che non possiamo più parlare di 
forma e contenuto, di forma e materia, ma che la materia è essa stessa 
forma, che qui sembra avere il solo scopo di imitare ed illuminare la 
forma vivente; ciò viene ancor più accentuato dal materiale da lui 
appositamente scelto, il più puro e candido marmo di Carrara, che 
mostra nelle pieghe del panneggio una lucentezza e una duttilità che 
sembra farlo divenire addirittura volatile. 


Il Battista ci appare in una postura apparentemente immobile, di riposo 
e quasi di abbandono; ma ciò è soltanto una apparenza, scelta 
appositamente per far meglio apparire la torsione intima del corpo, e 
dietro di essa, dello spirito. Il corpo esile e scavato nelle costole e nel 
torace è il segno della sublimazione e della ascesi, della rinuncia e 
della sofferenza, ma anche della vittoria di sé e sul mondo, che non è 
semplice trionfalismo, ma la coscienza del sacrificio compiuto, della 


purificazione avvenuta e della pace interiore raggiunta. 


Il viso anch'esso scavato fino alle ossa ci testimonia ancora questa 
durezza della lotta che il Battista ha lasciato dietro di sé, l’asprezza 
della rinuncia e della sofferenza, che traluce in una smorfia di dolore 
sulla sua bocca asciutta e nelle pieghe delle guance, vuote e 
completamente scavate sotto gli zigomi; esse si attorcigliano attorno 
alla bocca per evidenziarne ancor più la spasmodica forza della 
volontà che si racchiude in se stessa e cerca in sé la forza della propria 
autodeterminazione. 


Così tutto il volto assume alla fine un piglio risoluto, ma senza astio, 
irradiando la quiete di quel raggiunto dominio di sé, in forza del quale 
egli non si piegherà né ad uomo, né a donna, né di fronte ad Erode, né 
a qualsiasi altra minaccia, ma potrà attendere con calma ogni 
sacrificio, come colui che sa ormai tutto della vita e non teme più 
neanche la morte. 


Girando lo sguardo per ammirare il retro della statua, vediamo la 
schiena leggermente curva su di sé, che lascia emergere le forti 
vertebre che compongono la sua robusta fibra di uomo di fede; le agili 
gambe, che viste di fronte, pur nella fermezza della posizione di 
quiete, ci danno più il senso dello slancio verso l’alto, sembrano 
piegate appena in posizione di apparente riposo; ma la leggera 
curvatura della schiena ci dice che si tratta pur sempre di una quiete in 
tensione. 

l'interesse dello spettatore è catturato in questo lato posteriore 
soprattutto dall’ampio panneggio, che dalle spalle ricade 
abbondantemente sino a terra, mentre sul fronte della statua esso arriva 
a coprire appena la metà della figura. La duttilità e luminosità del 
marmo è sfruttata sino all'inverosimile dallo scultore, ma non per 
mostrare, in circonvoluzioni ardite, la sua maestria, o la sua bravura, 
bensì per ricavare dal marmo tutta Ja sua possibile leggerezza, pari a 
quella del tessuto o addirittura della seta. Quel che ne risulta non è il 
semplice ricadere in terra del panneggio, ma la volatilità del materiale, 
del marmo stesso, tanto che questa veste sembra esser là non per 
coprirlo, ma per elevarlo a mò di ali, verso il cielo. 


Possiamo concludere l’analisi di questa scultura con un famosa frase 
tratta da un’opera del filosofo tedesco G.G.F. Hegel, la sua 
Fenomenologia dello spirito, (1807) : 


“ La bellezza senza forza odia l'intelletto, poiché questo le richiede ciò 
che essa non può dargli. Ma non la vita che nel timore della morte si 
richiude in se stessa, e che si vuole serbare pura di fronte alla 
devastazione, ma che invece riesce a sopportarla, è la vita dello spirito. 
Essa guadagna la sua propria verità solo in quanto ritrova se stessa 
nella sua assoluta scissione.” 


Forse questa frase di Hegel ci narra tutta la storia dell’arte 
contemporanea, finché essa è vera arte, cioè fintanto che nella 
bellezza cerca la verità. Ma il ritorno di Dionisio all'arte classica 
dall'arte contemporanea, o dopo l’arte contemporanea (in quanto è 
partito anch'egli dall’astratto e dall’informale), non ha il semplice 
sapore della riscoperta del classico, bensì in questa statua, quello della 
conclusione di una parentesi, forse necessaria, perché lo spirito 
acquisti, nella tensione di tutte le sue forze, la quiete dell'immagine, e 
anzitutto della sua immagine, cioè della immagine di un uomo che è 
fatto a somiglianza del divino. 
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Calm Belying Tension: 
The Saint John the Baptist 
by 


Dionisio Cimarelli 


This sculpture stands out for two fundamental reasons: first, for its stylistic perfection, 
reminiscent of the great art of the Quattrocento; second, for its extraordinary 
expressiveness, due to the extreme tension between the interiority of the religious man 
represented and the lightness of form that the artist has recently pursued. 


Contemporary sculptors teach us that we cannot speak of form without also speaking of 
material. Here, the material itself seems almost weightless, as though its only purpose 
were to illuminate the living form; it is further accentuated by the pure Carrara marble 
chosen for the work, with its folds and drapery that show both delicacy and strength, 
making the statue seem ethereal and weightless. 


The Baptist appears in a posture that suggests immobility, rest, and near-abandonment, 
but this is only an appearance, chosen specifically to better convey the inner tension of 
the body and, behind that, the spirit. His body is gaunt, with a ribcage that suggests both 
sublimation and asceticism, the renunciation and suffering, yet also the victory over 
himself and the world, achieved through sacrifice and inner peace. His face, hollowed to 
the bone, reflects the harshness of the struggle that John the Baptist has left behind, the 
bitterness of renunciation and suffering, radiating with a smirk of pain and 
determination. 


His parched mouth and the deeply hollowed cheeks testify to the hardness of the journey. 
His lips are tightly shut, as though to further highlight the internal force that radiates out 
from his self-determination. His resolute expression, devoid of bitterness, reflects the quiet 
mastery he has gained over himself, his inner strength from which he will not bow before 
man, woman, or even Herod himself. Calmly, he awaits the ultimate sacrifice, as someone 
who has already given everything to life and fears nothing. 


‘Turning our gaze to the back of the statue, we see the slightly curved spine, allowing the 
robust vertebrae to emerge, representing his human strength and faith. His agile legs, 
viewed from the front, stand firm, giving the sense of ascension toward the heavens. 
However, the slight curvature of his back suggests a calm repose, the tension between 
quiet stillness and the strength of upward motion. 


The spectator's interest 1s captured in this aspect of the sculpture, especially in the ample 
folds of the drapery, which seem to flow earthward, while the figure rises toward the 
heavens. ‘The delicacy and luminosity of the marble are skillfully employed to make the 
statue seem both weightless and grounded. ‘The material of the marble itself almost 


vanishes, as though the drapery were made of silk. What we see is not the marble bound 
to the earth, but the lightness and grace that lifts the figure heavenward, almost as if it 
had wings. 


We can conclude this analysis of the sculpture with a famous phrase from the German 
philosopher G.G.E Hegel, from his Phenomenology of Spirit (1807): 


"Beauty disdains the intellect, for it demands what the intellect cannot offer. Beauty does not give strength, 
but rather, it stands in opposition to the devastation of life. In this way, beauty finds its truth only when it 
confronts life itself in its utmost division." 


Perhaps Hegel's words recount the history of contemporary art, where beauty searches 
for truth. Cimarelli's return to classical art, or rather, to contemporary art that has 
rediscovered the classical, does not reflect mere nostalgia for the past, but rather the 
necessity for the spirit to reconcile its inner tension, finding peace in the image of man 
who is made in the likeness of the divine. 
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